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«Teatre sense teatre.» Comissaris: Bernard Blistene, Yann Chateigné amb la coHaboració de 
Pedro G. Romero. MACBA (Museu d'Art Contemporani de Barcelona), Barcelona, del 2S de 
maig a l' I I de setembre de 2007. 
El «model de Museu MACBA» crea opinió. Aixo ja ho comen<;aven a constatar alguns 
sectors de la comunitat artística de I'altre costat de I'Atlantic i a ningú, per posar un exemple, 
se li escapa que Artforum difícilment hagués dedicat un monograflc al pensador frances Jacques 
Ranciere si el <<teatre d'operacions» del MACBA hagués situat aquest pensador com un deis 
més destacats exponents del pensament artístic contemporani. 
Ara pero,li ha arribat el torn a Michael Fried, que ha estat sens dubte el leitmotiv de la present 
temporada expositiva iniciada amb la mostra «Absorció i teatralitat» fins a I'actual exposició 
«Un teatre sense teatre.» Michael Fried va protagonitzar a finals deis anys seixanta una amarga 
polemica que enfrontava els artistes minimalistes que miraven «d'integrar diverses arts» amb els 
defensors de les essencies «irreductibles» i les disciplines pures de I'alta modernitat connectades 
amb els conceptes de puresa, especificitat del medi, autonomia, autoreferencialitat i atemporalitat, 
tot aixo des d'una visió descorporitzada: la identificació de «I'espai de I'art» amb «I'espai de 
I'espectador» que implicava el minimalisme derivava en el teatre i en conseqüencia «pervertia» 
(o per ser més precisos, «corrompia») les autentiques essencies de I'art. 
És aquesta identificació de I'espai de I'art amb el de I'espectador -que, per cert, ja va intuir 
una de les primeres dissidents del pensament greenbergia, Rosalind Krauss, en la seva teoria del 
«camp d'expansió»--,la que fa de fil conductor als responsables del MACBA per crear novament 
«opinió» i per tornar a escriure alguns deis capítols de la historia de I'art del segle xx. 
En aquesta historia sorgeixen nous noms fonamentals com, per exemple, el d'Alain Badiou 
(la contraofensiva o contraatac a Fried) i la seva defensa del teatre com a esdeveniment que 
esta per sobre de la imatge fotografica o cinematografica i que informa d'una de les passions 
del segle XXI: no ja la passió per la imaginació o les ideologies, sinó la «passió per la realitat», la 
transformació del món i I'arribada d'un home nou. 
El més important ja no és el text en si mateix (o elllenguatge) sinó el moment en que aquest 
text passa a ser acció i esdeveniment. i sempre davant un públic. A partir d'aquesta suposició, 
Bernard Blistene i Yann Chateigné,juntament amb Pedro G. Romero (representant espanyol), han 
estructurat la mostra no des d'un punt de vista cronologic, sinó a partir d'un seguit de nuclis d'analisis, 
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de subcapftols, d'itineraris independents amb les seves propies genealogies en el bell mig d'una 
historia d'hibridacions, contaminacions i, sobretot, de diéllegs creuats entre els diferents lIenguatges i 
la seva relació amb I'espai, com a Iloc contingent, obert a l'espectador.Aquesta cerca de tot allo que 
impliqui teatralitat pren com a teló de fons practicament tot el segle xx fins a 1986 (coincidint amb 
I'exposició «Theatergarten Bestiarium» celebrada a Witte de With de Rotterdam el 1986) amb dos 
grans apartats: el fenomenologic i I'objectual (cada un en una de les dues plantes del MACBA). 
El recorregut s'inicia amb les experiencies «preformative» al mateix si del CabaretVoltaire i 
conclou als dos escenaris buits de Mike Kelley, cosa que dóna fe de la vocació rockera de I'artista, 
que va arribar a afirmar: «Tot el que sé ho vaig aprendre als concerts de rock.» La primera 
planta del MACBA, la que acull les zones de reunió «desjerarquitzades» entre el teatre, les arts 
plélstiques i el que els fa d'unió amb I'espai escenic o amb I'espectacle, presenta alguns itineraris 
i autors, com els dedicats al Dadaisme, al Futurisme, al Lletrisme (Isidoro Isou), al Happening 
(Kaprow, Lebel), al Fluxus (Vostell, Zag, Beuys, Vautier) o al Nou Realisme (i els dibuixants en la 
pell de mur, els decollagistes Hains i Villeglé). Pero potser ens han interessat més aquel les troballes 
«atzaroses i imprevistes» com, per exemple, les obres de Buren i Friedl, amb I'espectacle de la 
ciutat com a teló de fons, els diéllegs entre Yona Friedman, Constant i els Smithson o entre el 
coHectiu Superestudio (fotomuntatges que recullen actes relacionats amb la vida, I'educació, la 
cerimonia, I'amor i la mort) i el curt d'Antoni Miralda i Benet Rossell, Lo cumparsito (cronica d'un 
passeig de Miralda amb un gran soldat de plélstic blanc en posició de disparar, pels carrers de 
París). Encara que alguns deis grans protagonistes d'aquest «espai dialogic» siguin artistes éúllats 
com Picabia, Fahlstrom, Broodthaers, Warhol, james lee Byars, Dan Graham o Askevold (amb 
obres, la majoria deis casos, en format videografic, com la peHícula Lupe, de Warhol, de 1965) 
creiem que la sala narrativament més contundent I'ocupen els «dramaturgs.» 
Ens ha semblat especialment interessant el posat deis actors fotografiats pel fotograf frances 
Eli Lotar, amic de Georges Bataille, a instancies del director teatral Antonin Artaud, del qual es 
presenten un bon nombre de documents que concreten la seva aportació al teatre de la cruel-
tat, (El teatro y su doble, 1938 o Manifiesto del teatro de lo crueldad, I 948).També els dibuixos i 
fotografies de jerzy Grotowski que parlen del seu profund coneixement de la direcció escenica 
i de I'ofici d'actor seguint el metode de Stanislavski. Sobretot, pero, la contribució al món de 
I'objecte de Tadeuz Kantor a mig camí entre el <<teatre informal» i el <<teatre zero», que tant va 
influir no només en I'ambit del happening, sinó també en els anys formatius de Christian Boltanski. 
Donen testimoni d'aquesta influencia la serie de dibuixos i fotografies a manera «d'arxiu» titulat 
Les saynetes comiques (1974) que, servint-se de la titella i la mascara, explora el vessant grotesc i 
ficcional en imatges de si mateix, deis seus records i deis seu s sentiments. Potser el més interessant 
d'aquest espai és poder fer constar les diferents vi es per les quals els creadors procedents del 
món del teatre es van refugiar en la contaminació i en la disciplina per tal d'afavorir la capacitat 
de produir noves emocions, al marge del que és ja apres (déjo vu). 
L:híbrida videoinstaHació de james Coleman So Different ... and Yet (1980), que presenta una 
complexa narrativa sobre els estereotips psicologics, socials i culturals d'imatges vinculades a la 
identitat, fa de pont per al segon gran apartat de I'exposició (segon pis) on el que predomina és la 
dimensió no tant textual i preformativa, sinó física i objectual del fet teatral. Entre I'amplia profusió 
d'obres i artistes seleccionats (potser excessiva, al nostre parer) cal fer esment de I'impressionant 
espai en que es mostren maquines i dibuixos d'Oscar Schlemmer del seu Ballet Triodic, que es van 
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estrenar al Teatre de Stuttgart el 1922 I que traspuen el més viu espent de la Bauhaus. També 
resulta especlalment atractiva la sala dedicada als Oggettl In meno deis anys seixanta de Plstolleto, 
que poden considerar-se com a projeccions físiques i tangibles deis objectes a I'espal I que, com 
va afirmar el mateix artista, «no són construccions o fabncacions de noves Idees, slnó obJectes 
a través deis quals m'allibero de quelcom, no construccions sinó alliberacions.» Entre les obres 
deis mlnimalistes (Carl André, Donal Judd, Robert Morris), origen de I'ences debat sostlngut 
per Fried i de I'obligat capítol dedicat a les relacions dansa-minlmalisme al voltant de les obres 
de Cunningham i Ivonne Rainer, destaca d'una manera especial la instaHació d'lsidoro Valcárcel 
Medina, Algunos maneras de hacer esto ( 1969) que pel que fa a les altres obres d'artlstes espanyols 
inclosos a I'exposició com els cartells i documents del Teatro Estudio Lebrijano, la peHícula de 
Salvador Dalí, Caos y creaCIón, de 1960, o els dibulxos de la sene Greguerías de Ramón Gómez 
de la Serna deis anys trenta, són frult de la mirada perplca~ de Pedro G. Romero 
El «final de festa» el serveix un nou encontre «no previsible», com ho són quasi tots els d'aquestes 
noves narratlves de I'art del segle xx, entre el teatre de I'absurd de I'autor de Tot esperant Godot, 
Samuel Beckett, de qui es presenta una de les seves obres per a televlsló de 1980, Quad, que va 
inaugurar les series de televisió experimental i minimalista, i la mirada del videoartista Bruce Nauman 
de qui, entre una amplia selecció d'obres videografiques (Deformando lo boca, 1969 o InCIdente 
Violento, 1985), se'n presenta una de realment excepcional i poc coneguda: Falls, Prat falls+slelghLs 
of Hand (COIgudes, Calgudes de cul+ JOcs de mans) de 1993, en la qual s'insisteix en el «nucli dUIl> 
de la mostra: el fet que «I'autentlc» art sempre esta més a prop de I'activltat I del procés (partlnt 
del que es considera prosaic d'una vida quotidiana examinada acuradament) que del producte. 
Rainforest 1968. Merce Cunningham 
/ Andy Warhol. Interprets: Denise 
Q'Connor, Kristy Santimyer, David Kulick. 
(Michael O'Neill) 
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Antonin Artaud fotografiat per Eli Lotar, 
1930. 
Teatro Estudio Lebrijano. Arxiu de /'«Asociación Cultural Juan 
Bemabé de Lebrija», Sevilla. 
(Mario Fuentes) 
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Ramón Gómez de la Serna en un fotograma de Esencia 
de Verbena, d'Ernesto Giménez Caballero, 1930. 
Fotograf¡a cedida per la Filmoteca Espanyola. 
Krapp's Last Tape, de Samuel Beckett Fotograf¡a 
cedida pel Festival d'Automne (París), 1980. 
(5teven Vaughan) 
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